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Aquest treball d’investigació proposa motius i raons per les quals ens tatuem 
i si aquestes raons han canviat a partir de la societat de consum. Tot és fugaç, 
vivim en un present continu on no hi ha futur. El tatuatge, en canvi, fa pre-
valdre idees a la pell de manera permanent. La vida és un constant present, i 
utilitzem la tinta líquida per immortalitzar aquest present, que se’ns escapa. 
Keywords: tatuatges, postmodernitat, modernitat, retrotopia, nostàlgia, con-
sumisme, capitalisme.
Este trabajo de investigación propone motivos y razones por las que nos tatua-
mos y si estas razones han cambiado a partir de la sociedad de consumo. Todo 
es fugaz, vivimos en un presente continuo donde no hay futuro. El tatuaje, en 
cambio, hace prevalecer ideas en la piel de forma permanente. La vida es un 
constante presente, y utilizamos la tinta líquida para inmortalizar este presen-
te, que se nos escapa.   
Keywords: tatuajes, postmodernidad, modernidad, retrotopia, nostalgia, con-
sumismo, capitalismo.
This research paper proposes reasons and reasons why we are tattooed and if 
these reasons have changed from the consumer society. Everything is fleeting, 
we live in a continuous present where there is no future. Tattooing, on the 
other hand, prevents ideas on the skin permanently. Life is a constant present, 
and we use liquid ink to immortalize this present, which escapes us.







Que emprenyador és això! Sempre la mateixa història! Una 
vegada hem acabat de construir la nostra casa, ens adonem que 
en construir-la hem après, sense sospitar-ho, alguna cosa que 
hauríem degut saber abans de començar. Etern i odiós “Massa 
tard!” 
Melancolia de les coses acabades!

















4. És el tatuatge una expressió de consum? 



























Fa més d’un any que vaig decidir que volia il·lustrar a través del tatuatge. 
Tatuar em va obligar a il·lustrar i a determinar la línia dels meus dissenys. Va 
haver-hi un moment en què només tatuava flors i plantes, però sabia que volia 
fer més coses, explorar altres temàtiques i estils. La meva intenció, a llarg 
termini, era generar un estil propi, amb capacitat de canvi. 
Des de petita he estat en contacte directe amb el dibuix. Envejava tot 
aquella il·lustradora o pintora que tingués un estil propi, característic, i amb 
el qual se sentís còmode. Aquest aspecte jo no l’havia treballat encara i, per 
tant, gràficament anava solucionant-ho de diferents maneres. Al grau, he fet 
projectes poc personals i amb estils diferents, provant maneres d’il·lustrar. Si 
fem un zoom out de tots els projectes, es veu clarament que no he tingut una 
línia gràfica definida, excepte en els últims, en els que m’he sentit més còmode 
i molt més involucrada. 
En els últims projectes del grau, m’he centrat en els meus interessos 
musicals i cinematogràfics amb els quals em sento més propera treballant. 
A poc a poc, he anat generant el meu univers estètic idealitzat, un univers 
retrotòpic contextualitzat en l’època del anys setanta i vuitanta del segle passat. 
Vull investigar sobre si aquesta nostàlgia personal (traslladada als tatuatges) 
deriva d’aquesta falta de creença en el futur i en el progrés, i si aquesta mirada 
cap al passat està present també en la nostra societat de consum. 
Vivim en un present continuu, tot és visual, ràpid i d’obsolescència 
instantània. Ens hem acostumat a rebre una gran quantitat d’imputs, necessitem 
mostrar tot allò que fem, idealitzant la nostra realitat quotidiana i mostrant així 
a un món que no sentim, que no s’interessa per nosaltres. En general, el nivell 
d’atenció és molt baix i no podem estar més de 30 minuts concentrats en un 
mateix tema. Actuem molt diferent davant d’una càmera que trenta o quaranta 
anys enrere. Quan les persones que eren fotografiades no posaven, en aquelles 
imatges hi predominava una despreocupació fotogràfica, no mostren res que 
no fos més enllà d’una realitat tangible. 
Vull saber si la societat de consum ha influenciat o ha propiciat de manera 
indirecta l’increment dels tatuatges, i si realment aquests tatuatges van en 
contra direcció o són un objecte més de consum. 
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Esbrinar perquè està tant present a la nostra societat, com és aquesta societat 
i quines són les raons per les quals ens tatuem avui en dia. També preguntar-
me si aquestes raons tenen alguna similitud amb les raons originals d’aquesta 
tècnica o han aparegut nous motius (relacionats amb la societat de consum) 
que ens fan tatuar-nos avui en dia.
Per tant, vull vertebrar aquest treball a partir de les idees de liquidesa, 
modernitat, postmodernitat, kitsch i retrotopia. Aquestes són les bases que 
he utiltzat per entendre el tatuatge. Per resoldre aquests dubtes he utilitzat 




Tota societat humana alberga aquest desig de convertir la 
presència en el món, i al cos, en una obra que li sigui pròpia. 
Mai l’home existeix en un estat salvatge, sempre està immers 
en una cultura, és a dir, en un univers de significats i valors.
David Le Breton, El tatuaje. Barcelona: Casimiro, 2013
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2.1 Origens 
La pell és, sobretot, una prova de presència. A través d’ella se’ns reconeix, 
se’ns nomena i se’ns identifica. L’empremta cutània esdevé un símbol 
d’identitat, i més encara si neix per elecció pròpia, com passa amb el tatuatge. 
Tant antigues com la humanitat, aquestes marques participen en el procés 
d’apropiació simbòlica del jo i el món que ens envolta (Le Breton, 2015). 
Actuar sobre la pell, per tant, significa canviar l’angle de la relació que tenim 
amb el món. Tota societat, d’una forma o d’un altre modifica culturalment el 
cos dels seus integrants. El cos no és més que l’enunciat, transmet significats a 
través de la seva mera aparença. 
Un dels propòsits de la marca del tatuatge consisteix a treure a l’ésser humà 
de la indiferenciació i distingir-ho de la naturalesa o de les altres espècies 
d’animals. Lévi-Strauss va assenyalar a propòsit dels Caduveos del Brasil que 
“havia d’estar pintat per ser un home, el que estava en estat salvatge no es 
diferenciava de la bèstia” (Le Breton, 2015). També passava amb les tribus 
Osage, on era costum rapar-se la part frontal del crani i adornar la coroneta 
amb una cola de cérvol i tintar el cabell de color vermell. 
Les marques corporals identifiquen socialment, indiquen un estatus dins la 
comunitat, manifesten la pertenença a un grup, a un sistema social. No estar 
marcat significa no tenir identitat. El tatuatge és la memòria a la pell perquè 
narra els moments assenyalats en la vida de l’individu, també és la recerca de 
la bellesa un dels motius pels quals ens adornem el cos. Tota societat humana, 
segons els seus criteris de bellesa, modela les formes del cos per fer-lo més 
atractiu. 
Presència i present tenen el mateix lexema. La pell, com he esmentat abans, 
és una prova de presència. La vida és un constant present, i utilitzem factors 
que ens caracteritzen, com és el tatuatge, per imortalitzar aquesta individualitat 
front el món que ens envolta. El nostre cos és limitat i no podem adquirir-ne 
un altre. Per tant, aquesta presència ni és temporal, ni és efímera ni és mutable. 
No és el tatuatge una expressió oposada al canvi continu? 
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2.2 Ritual
Tatuar-se és dolorós, i més si te’l fas a les illes Marqueses, on utilitzaven un 
petit martell que servia per punxar la pell. El dolor podia ser tal que obligava 
al tatuat a descansar setmanes o mesos abans de seguir completant l’operació. 
Estar clar que en altres societats, el fet de lluir un tatuatge provoca un efecte 
intimidatori, i ja s’entén que qui hi hagi suportat el dolor d’un tatuatge és com 
un heroi (Le Breton, 2015). Le Breton explicava que en les nostres societats, el 
tatuatge ha servit per afirmar la virilitat. 
El dolor és rellevat pel procès paral·lel que l’acompanya, i recalca la 
dimensió “iniciàtica” de l’acte de tatuar-se. Agafa la importància del moment i 
desperta una sensació d’orgull per haver sigut capaç de resistir-ho, ja que ningú 
t’obliga. Les pràctiques d’auto transformació per motius estètics es remeten 
a la idea de “no pain no gain”, com a peatge necessari per arribar a la meta 
desitjada.
 “El dia en el qual es puguin fer sense dolor, deixarà de 
tenir sentit” 
Valentin, tatuador de 29 anys. 
Però els temps han canviat i ja no es valora el ritual de la resistència al 
dolor. Opino que la mort del tatuatge arribarà, i serà quan no es detecti quins 
són els tatuatges vertaders i quins són els falsos. També penso que deixaran 
de tenir sentit quan puguis treure-te’ls fàcilment o s’autodestrueixin sols. 
Ja no val la pregunta de: “Segur? És per tota la vida!”. Existeixen tatuatges 
temporals, molt semblant als originals, que no produeixen dolor. Personalment, 
he tingut clients que han vingut a tatuar-se amb cremes anestèsiques que 
impedeixen que aquest dolor estigui present en el moment de fer el tatuatge. La 
possibilitat d’eliminació del tatuatge ja existeix, i crec que és la representació 
de la repercussió consumista en el món de la tinta. “Trenca amb el passat” 




Durant molt temps a les societats europees, el tatuatge no deixava de ser 
una exhibició d’excentricitat. Qualsevol modificació del cos s’atribuïa al 
salvatgisme o lascívia. Però el tatuatge era acollit en els àmbits socials més 
o menys rebels. Més enllà dels mariners o els soldats, la part més canalla 
de la classe obrera també considerarà el tatuatge com un signe de virilitat i 
autoafirmació (Le Breton, 2015). Actualment no és la raó principal. El tatuatge 
és la consolidació estètica de la singularitat; sóc un individu especial, el meu 
cos també, i em diferencio dels altres. 
A Califòrnia els xicanos, adolescents d’origen mexicà, utilitzaran el tatuatge 
com expressió d’adhesió a un grup. La creu rodejada d’estrelles tatuades 
entre el polze i el dit només s’aconseguirà si se superen les proves imposades 
pels xicanos per poder entrar. Aquestes proves serviran per confirmar la seva 
fortalesa i la pertinença a un grup. El jove passava a ser respectat pel temor que 
despertava en les altres bandes. Aquests senyals d’aliança també posaven fàcil 
a la policia identificar a qui les portaven (Le Breton, 2015).
Durant els anys cinquanta als Estats Units, molts joves rebels, sense 
vincles amb els xicanos, però fascinats per la seva actitud, es tatuaven aquelles 
insígnies. Per altra banda qui va seguir la pauta i van crear les seves pròpies 
marques van ser els “bikers”, que també van convertir els tatuatges en senyal 
d’adhesió amb les imatges de Harley Davidson i els seus emblemes com les 
calaveres o les esvàstiques. Aquests tatuatges, no mostraven més que rebel·lia 
social, com va passar també a Nova Zelanda amb “Black Power” (Le Breton, 
2015).
Per tant, la cultura tradicional del tatuatge, molt present les nostres societats 
des de principis dels anys seixanta, es capficarà a la cultura popular i farà que 
tots aquests símbols ens els fem nostres i els hi donem un significat personal 
i únic, perquè recordaran a algú o alguna situació, o perquè ens sentirem 
identificats amb el significat real d’aquest símbol. Avui en dia, els símbols han 
perdut les seves arrels i flueixen lliurement. El seu significat només dependrà 
del que acabi apropiant-se d’ells. 
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2.4 Identitat 
Des dels anys vuitanta, el tatuatge comença a ser un element d’originalitat, 
i encara que els dibuixos puguin coincidir, els significats socials del tatuatge 
canvien radicalment entre les societats tradicionals i les nostres. El tatuatge és 
un relat de si mateix a través de la pell, i respon a una decisió personal que en 
res afecta l’estatus social, per molt que denoti la presència d’una individualitat 
específica. En la mesura en què el cos és un instrument de separació, d’afirma-
ció del “jo”, existeix un marge de maniobra per redissenyar el jo (Le Breton, 
2015). 
El tatuatge consisteix a crear un discurs sobre un mateix, es converteix en 
un “gadget” identitari. És un tipus d’ornament escollit per la seva bellesa, per 
realçar el cos, pel toc d’originalitat, que pot ser privat o públic i que es conver-
teix en una cosa inalienable. El tatuatge, per tant, augmenta el sentit d’identitat 
del tatuat i certifica la separació del cos material i l’apropiació del cos. 
Penso que tot allò que ens desmarca i ens fa diferents té a veure amb el 
teatre, és performatiu. Tot allò que portem posat, que diem o que pensem, no 
és més que la representació d’un individu que vol ser únic i especial. Per això 
penso que el tatuatge té alguna cosa de performatiu, crea identitat. Opino que 
és igual d’artificial i teatral portar tatuatges com no portar-ne, i que no és més 
que una creació continuada d’identitat. 
Concloc amb la idea de Zygmunt Bauman, que explicaré més detallada-
ment als apartats posteriors, i que explica que vivim en un món líquid on im-
pera el consum i on tot ho consumim de manera efímera.Per tant, penso que el 
tatuatge contemporani és la solidificació d’idees líquides pròpies d’una socie-
tat consumista, on tot s’esvaeix i canvia constantment. Els tatuatges, per tant, 
són el bastó de resistència que utilitzem per poder aferrar-nos a alguna idea i 
que no s’esvaeixi. És l’acció de perpetuar a la pell, a la nostra identitat, uns va-
lors i unes idees que ens angoixa que s’esfumin com totes les altres coses que 
ens envolten. Per tant, el tatuatge va a contracorrent. És la resistència al canvi.
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2.5 Mortalitat
L’íntima relació entre l’art i la mort s’ha explicat de moltes maneres en la 
teoria de l’art. Tot i que són dos conceptes que poden semblar llunyans però 
al situar-se tant als extrems s’acaben tocant. L’art com a creació en estat viu i 
la mort com a defunció de l’esdeveniment anterior, el punt final de la creació, 
i, com a conseqüència, l’esvaïment de tota matèria. Penso que com a éssers 
conscients d’aquest fet, vam decidir perpetuar i deixar constància de la nostra 
petita presència al món mitjançant obres que immortalitzen el nostre pas per 
la Terra. 
El psicòleg Otto Rank, explica que la creació artística neix de l’impuls, 
conscient o inconscient, de l’artista per superar la transitorietat de la seva vida 
en un intent de perpetuar-se. Una aposta per convertir l’efímer de la vida en 
una immortalitat personal. Hannah Arent, al contrari, pensa que les obres d’art 
no existeixen per la gent, sinó pel món, i que la immortalitat de l’obra es revela 
només retrospectivament, ja que no són les intencions de l’artista, sinó la seva 
capacitat de l’obra per seguir creant en l’espectador emocions estètiques i gust 
intel·lectual (Bauman, 2015). Així s’entén, que l’obra immortal és l’obra que 
perdura. 
Tanmateix, seguint amb Bauman, a partir de la modernitat l’obra d’art 
s’ha convertit en alguna cosa radicalment diferent del que és funcional, ja no 
es tracta de representar bellament “temes” immortals, sinó d’aconseguir que 
la “bellesa mateixa” sigui immortal. És a dir, elevar la forma artística a la 
categoria d’immortal. 
Abans de la modernitat, la immortalitat era el material en brut en el que 
l’artista esculpia una forma immortal amb un material fràgil i efímer, com el 
món humà. Però la història de l’art és un esforç continuat de superació del 
temps que concedeix la vida, és a dir, un esforç per afegir a l’univers entitats 
immunes a l’erosió del temps, objectes que poden seguir al món quan res més 
quedi en ell. Un esforç boig per eliminar les conseqüències més inhumanes de 
la mortalitat (Fig. 1).
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Fig. 1 
Apol·lo i Dafne, Gian Lorenzo Bernini (1622-1625)
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Un exemple el trobem en Guian Lorenzo Bernini, qui va ser capaç de 
transformar un bloc de marbre fred i estàtic en una imatge de gran tensió 
i moviment. Temàticament, Apol·lo i Dafne, també mostra el moment 
immortalitzat en el qual Apol·lo, colpit d’amor per Dafne, persegueix la nimfa 
pels boscos fins que acorralada, Dafne demana ajuda al seu pare, el riu Peneu, 
qui la va transforma en llorer (Triado, Pendás, Subirana, 2011).
En el món capitalista, l’amenaça més gran contra el desig és la satisfacció 
completa, fixa i estable, és per això que busquem i desitgem coses que estan 
en un estat permanentment mutable. La idea d’un estat fix, immòbil, final i 
permanent, sembla tan llunyana i absurda com la imatge d’un vent que no 
bufa (Lipovetsky, Serroy, 2015). En la vida postmoderna, cada moment dura 
només una estona fins que arribi el següent, i allò que proporciona plaer es 
“consumeix” i ens suscita desig i emocions plaents en un termini determinat 
de temps. 
Als individus postmoderns ens aterra la idea que el temps es pari. L’eternitat 
sembla haver perdut el seu encant. L’obra d’art en l’època postmoderna, ha 
de ser rescatada de la quotidianitat i ser convertida en un esdeveniment únic, 
oposat a allò etern. Per poder ser un objecte de desig i convertir-se en una 
font de sensacions on el fenomen artístic es manifesta com a esdeveniment 
temporal (Bauman, 2015). L’experiència artística neix a partir de la seva 
temporalitat i s’apropa als requeriments propis d’un objecte de consum. És per 
així que podem considerar la postmodernitat com una època de deconstrucció 
de la immortalitat. 
És a partir d’aquesta idea que em pregunto si és possible que l’art només 
respongui a aquesta nova exigència, si només satisfà la necessitat d’acumular 
sensacions i experiències efímeres. Per tant, la funció de l’obra d’art ja no 
és transcendir i portar al món efímer elements que resisteixen al pas del 
temps sinó caure en la redundància i sobrealimentar-ho tot d’elements i peçes 
efímeres que ens fan ser recol·lector d’experiències.
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I que passa amb els tatuatges? Són elements que perduren en el pas del 
temps, i tot i això ens apassionen i cada cop ens fem més. No entenem llavors, 
el tatuatge i el cos com la representació física de la nostra posició al món? 
Crec que és una opció prou contundent davant l’efímer. Penso el tatuatge en 
l’actualitat com un moviment que va a contracorrent, un moviment que vol 
remarcar la seva intemporalitat com a reacció a la temporalitat que està present 
en l’art.
2.6 Bellesa
Si en una cosa es posaven d’acord els filòsofs de l’art, era en què la 
bellesa res tenia a veure amb les novetats efímeres. La bellesa és pràcticament 
immortal, o almenys, duradora. La bellesa, per tant, intemporal i universal, 
consisteix en l’harmonia, la proporció, la simetria i l’ordre. Però Leon Battista 
Alberti, en temps del Renaixement, va dir una cosa similar quan parlava del 
significat de perfecció. 
La perfecció, per Alberti, és aquell estat en el qual qualsevol canvi seria 
un canvi a pitjor (Bauman, 2015). Per tant, la perfecció seria el resultat de 
successius canvis que acaben amb la necessitat de seguir canviant, on el 
resultat final, és deixar de crear, de modificar. L’estat de perfecció està allà on 
res més pot ser millorat. 
Ho veiem molt clar si mirem clàssics no només del Renaixement, sinó 
clàssics de l’art modern, on aquesta idea respecte a la finalitat es veu amb 
claredat. Mondrian, Matisse o Rothko van intentar donar amb la composició 
final, definitiva, on res podia ser millorat. D’aquesta manera, qualsevol canvi 
resultaria “menor” estèticament. Una vegada assolida la perfecció, el món 
s’atura. 
Tal i com explica Bauman (2015), la idea de bellesa que estarà present 
en l’etapa de la modernitat sòlida està en crisi, perquè transmet aquesta idea 
de fixació, de fi del canvi, fi de l’experimentació. En canvi, estem en una 
modernitat líquida on la perfecció, allò que fa que tot es pari i sigui com és per 
sempre, és un fet que contrasta i molt amb la idea que tenim de bellesa, perquè 
la considerem mutant, canviant i generadora de noves experiències. 
11
Si queda alguna obra d’art, està al museu (Bauman, 2015). Un espai 
específic, que es visita en dies específics, i està apartat del fugaç dia a dia. Igual 
passa als cementiris, on no s’hi pot alçar la veu, ni menjar ni beure. El dia a dia 
és molt diferent, un escenari on tot es mou, tot és transitori, fràgil, on tothom 
crida, menja i beu. Un lloc ideal per l’estètica, però no per les obres d’art.
Personalment em sento còmplice d’aquest esdeveniment. El concepte 
d’art ha canviat i predomina un art efímer. Una de les conseqüències d’aquest 
estat de l’art és que els artistes es veuen forçats a canviar constantment el seu 
registre gràfic per no sentir-se estancats en un únic estil. Crec que és una mera 
conseqüència de l’època postmoderna que estem vivint, i de com ens hem 
acostumat a posar data de caducitat, fins i tot en l’àmbit creatiu, que ha estat 
intervingut en aquest aspecte i ha seguit els passos del consumisme massiu. 
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3. El tatuatge com expressió artística
Per l’art la mort no és ni un problema tècnic ni un 
problema qualsevol. La mortalitat humana és la raison 
d’être de l’art, la causa i l’objecte. [...] La història de l’art 
ens indica que art i consciència de la mortalitat van venir 
al món de la mà i que, potser, l’art morirà quan la mort 
passi a l’oblit o deixi d’interessar.
Zygmunt Baumann, Arte, ¿líquido?. Madrid: Sequitur, 2015.
13
3.1 Retrotopia
Des de tots els àmbits, el que triomfa és una fascinació per allò premodern: 
tot el que hi havia abans era millor. Zygmunt Bauman ho denominava 
retrotopia, és a dir, una utopia que es projecta en un passat idealitzat, pel sol fet 
de ser passat (Bauman, 2017)
Sembla que allò que vam deixar endarrere, era un passat millor. No hi ha 
més o menys veritat en un passat, però hi han diferents maneres de combatre 
la credulitat que els oprimeix en cada època. La marina Garcés explica que 
la il·lustració radical va ser un combat en contra de la credulitat. Amb tots 
els coneixements de la humanitat a la nostra total disposició, només podem 
parar o accelerar la nostra caiguda a l’abisme. Que tota forma d’alliberament 
desemboca en noves formes de dominació encara més terribles i que tota 
saviesa mobilitza noves relacions de poder (Garcés, 2017).
Per això, més enllà de la modernitat que va dissenyar un futur per a tots, i 
de la postmodernitat, que va celebrar un present inesgotable, la nostra època 
és la de la condició pòstuma. El nostre temps és el temps on tot s’acaba. Ara 
veiem com s’acaben els recursos, l’aigua, l’aire net, i com s’extingeixen els 
ecosistemes i la seva diversitat. No estem en regressió, ens trobem en un procès 
d’esgotament continuat (Garcés, 2017). 
Penso en pel·lícules com The Martian (2015) dirigida per Ridley Scott o 
2001: una odissea de l’espai (1968) dirigida per Stanley Kubrick, on els herois 
de les pel·lícules ja no conquereixen l’oest, sinó Mart. 
La globalització va prometre un present etern, una estació d’arribada on a 
poc a poc els països en vies de desenvolupament anirien arribant i on totes les 
ciutats del món aniríem connectant-nos. Però en comptes de preguntar-nos cap 
a on, ens preguntem fins quan. El que ha canviat és la relació amb el present: 
de ser allò que havia de durar per sempre, s’ha convertit en allò que no pot 
aguantar més, que s’està esgotant. 
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Günther Anders a un dels seus assajos L’obsolescència de l’home, explica 
que l’home s’ha fet petit, petit respecte a les conseqüències de la seva pròpia 
acció. “Som petits i precaris, però irònicament tenim un poder desmesurat” 
(Garcés, 2017). Fins quan podrem els éssers vius aguantar les condicions de 
vida que nosaltres mateixos ens imposem o extingir-nos? 
Sembla doncs que la retrotopia no té res d’utopia, perquè no hi ha futur. 
Vivim en un etern present on questa absència de futur recorda a un dels grans 
eslògans del punk “No future”, un símbol col·lectiu d’alliberament. El present 
s’inflava de possibilitats de vida a mesura que el futur es convertia en un 
present expandit (Garcés, 2016).
3.2. Revival
Actualment està molt en vigor tot el “revival”, el nou retro, el reciclatge de 
models antics o les nombroses reedicions d’objectes de culte. Es recuperen les 
cadires de Mies van der Rohe i de Le Corbusier, els clàssics de l’art déco, les 
ulleres, les làmpades i taules dels anys d’entreguerres i dels cinquanta. 
Penso que Occident està caracteritzat per la incertesa del futur i per la 
desaparició de la fe en el progrés. Aquesta falta d’optimisme historicista 
provoca una sensació de retorn al passat. S’ha obert un camí als records, a 
la nostàlgia, a una cultura necessitada de punts de referència, d’arrels, de 
seguretat. Aquest retorn es mostra amb l’esgotament de les avantguardes i el 
desenvolupament de noves formes de consumir moda i cultura. 
Penso que l’època actual és una època en la qual les creacions d’avantguarda 
són més repetitives que revolucionaries. La novetat és atreta pel passat. El fi de 
la cultura d’avantguarda ha sigut el detonador del retorn de tot allò antic i de 
la moda “vintage”. Podem afirmar que la relació amb el passat ha canviat en el 
sentit que es redescobreix, es revalora i es repassa. 
El culte al “vintage” és un dels reflexos d’aquest enfortiment de l’autonomia 
i de la presència d’un consumidor que compra on vol, i que pot escollir el què, 
el quan i l’on de tot allò que compri, sigui de l’època que sigui. Paradoxalment, 
és la cultura actual del consum, la que ha facilitat la reivindicació del passat. 
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Recordo quan tenia 15 anys i vaig descobrir el heavy metal i no trobava 
on comprar-me aquells pantalons texans de cintura alta típics dels vuitanta, i 
que només podies comprar-te samarretes de grups heavies o jaquetes de cuir 
al carrer Tallers de Barcelona. Actualment, aquests pantalons, samarretes o 
jaquetes les pots trobar a totes les tendes d’Inditex i companyia sense cap tipus 
de problema. 
El passat del disseny és ara una estratègia del present. A l’hora, el “vintage” 
permet sentir el plaer de la nostàlgia, tornar a experimentar l’emoció del record, 
la felicitat de capficar-se als bons moments d’abans. El disseny de producte 
“amb records” respon molt més al desig de reviure instants personals i records 
personals que no tant un desig col·lectiu (Lipovetsky, Serroy, 2015). Per tant, 
un disseny que juga amb els estils i les èpoques garanteix al consumidor que 
l’objecte li portarà sobretot emocions i plaer. 
Aquesta supermultiplicació i  heterogeneïtzació estètica està present no 
només a l’art i el disseny, sinó també a la moda i a les indústries culturals. A la 
moda, per exemple, ens trobem amb estils dispars; looks ètnics, retro, clàssic 
... I en la música passa el mateix, ens trobem amb una hipertròfia de grups, de 
títols musicals, de ritmes, d’estils que componen una esfera estètica gegant, 
gairebé il·limitada. 
Estem en una època plural en la qual tot és possible, en la que tot pot existir, 
superposar-se, barrejar-se com si fos un calidoscopi. Es tracta d’un pluralisme 
estètic assumit i generalitzat, sense punts de referència, ni una jerarquia estable 




Les pel·lícules dels vuitanta han mantingut un increïble 
nivell de popularitat entre el públic actual, i sembla 
que ara és major que mai. [...] És sorprenent que els 
adolescents d’avui, que van néixer molt després que la 
dècada acabés, adoren les pel·lícules dels vuitanta com 
jo mai ho vaig fer amb les pel·lícules amb les quals van 
créixer els meus pares.
Hadley Freeman, The Time of My Life. Barcelona: Blac-
kie Books, 2016.
La nostàlgia, com deia Svetlana Boym, és un sentiment de pèrdua i 
desplaçament però també un idil·li amb la pròpia fantasia. Al segle XVII 
la nostàlgia figurava entre les malalties, per a la qual els metges suïssos, 
recomanaven l’opi, les sangoneres i les excursions a la muntanya. Així 
comença el nou llibre de la Marina Garcés (2017). 
Ens explica que aquesta malaltia passatgera es va convertir en l’afecció 
incurable que és actualment. Va iniciar-se sota la forma d’una utopia futurista 
i va anar derivant cap a la nostàlgia. Es tracta d’una epidèmia mundial de 
nostàlgia, el desig fervent de viure en una societat dotada de memòria 
col·lectiva, l’anhel de retrobar la continuïtat en un món dividit en fragments. 
Aquesta epidèmia és un mecanisme de defensa en una època de ritmes de vida 
accelerats i grans esdeveniments històrics. Aquest mecanisme de defensa, 
segons la Marina Garcés, consisteix en la promesa de reconstruir la pàtria ideal 
que forma la base de moltes de les ideologies contemporànies més poderoses, 
la qual cosa ens indueix a la temptació de substituir el pensament crític per la 
vinculació afectiva. 
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La nostàlgia no és sinó un dels afectes que sentim per “un altre lloc”. Aquest 
ha estat un dels ingredients inseparables de la condició humana. Aquests 
ingredients no han variat massa des que vam descobrir la nostra conducta, que 
no deixa de ser una qüestió de voluntat, i que el món avui no és sinó un dels 
múltiples mons possibles i indefinibles, passats, presents i futurs. 
Thomas More, amb el llibre Utopia, explicava el somni mil·lenari del 
retorn al paradís, formada per una doble negació, volen tornar al punt de 
partida (Garcés, 2017). D’aquesta doble negació de la utopia imaginada per 
More, estan sorgint actualment les retrotopies; visions situades en un passat 
perdut, robat o abandonat, però encara no mort del tot, en comptes d’estar 
lligades a un futur encara per venir, i per tant inexistent. 
La individualització i privatització del concepte “progrés” i de la recerca 
d’una vida millor van ser promogudes pels poderosos i adoptades per la majoria 
dels seus súbdits com un alliberament; una forma d’alliberament enfront de 
la subordinació i la disciplina. El temor de no contribuir i ser penalitzat, es 
va veure substituït per un pànic a la incompetència. Això va fer que donés 
un tomb radical a l’opinió i mentalitat publiques, que van passar de dipositar 
esperances en un futur incert, a dipositar-les en un passat que amb prou feines 
recordaven, al qual atribuïen un gran valor per la seva permanència i fiabilitat 
(Garcés, 2017). 
Per tant, el futur deixa de ser l’hàbitat natural d’esperances i aspiracions 
legítimes i comença a tenir un aspecte terrorífic on imperen la corrupció i la 
degeneració. Tot allò efímer de la societat de consum nega una idea de futur, i 
per tant, fracasem com a societat a llarg termini.
En el meu cas que faig tatuatges, vaig decidir reinterpretar a la pell icones 
d’èpoques passades. Tot i haver plasmat i fixat aquesta idea, val a dir que el 
meu estil no és fix, tot al contrari, està en continu moviment, i potser aquesta 
idea nostàlgica que tinc dels ‘70 o ‘80 canvia. Per tant, he reproduït la visió 
retrotòpica que tinc d’aquestes dècades amb la tècnica del tatuatge, en un món 
que està en constant moviment i que no podem aturar, el món postmodern. 
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3.4 Postmodernitat
Em reitero en la idea de la Marina Garcés, ja que més enllà de la modernitat 
que va dissenyar un futur per a tots, i de la postmodernitat, que va celebrar 
un present inesgotable, la nostra època és la de la condició pòstuma. Un món 
on tot s’acaba (a exepció del tatuatge, que resisteix  al canvi i en el temps). A 
partir d’aquí, el futur deixa de ser l’hàbitat natural d’esperances i aspiracions 
legítimes i es transforma en un cau d’inseguretats i malsons. 
Lyotard (1984),  retrata molt bé aquest canvi de modernitat i ens dóna les 
raons per les quals hem passat a viure en una societat on impera el capital i el 
consum per sobre de les idees que sempre hem tingut preestablertes.  Defineix 
com a condició postmoderna l’estat de la cultura després de les transformacions 
que han afectat les regles del joc de la ciència, de la literatura i de les arts a 
partir del segle XIX. Aquí se situaran aquestes transformacions amb relació 
a la crisi dels relats. La seva hipòtesi tracta que el saber canvia d’estatut al 
mateix temps que les societats entren en l’edat postindustrial i les cultures en 
l’edat postmoderna. 
Sentència el pas de la modernitat cap a la postmodernitat, i ho argumenta 
a partir de la deslegitimació del saber. La principal característica de la 
postmodernitat és que ens hem conscienciat que els discursos immortals i 
atemporals amb els quals havíem construït, no són certs. Els hem inventat 
nosaltres i amb nosaltres s’acaben. 
El gran relat ha perdut la seva credibilitat. El capitalisme, ja existent a partir 
de la revolució industrial de principis del s. XX, s’apropia d’aquesta societat 
postmoderna. En el moment que no sabíem cap a quina direcció anar, i els 
discursos de sempre ja no funcionaven, el capitalisme va fer un pas endavant 
i es va posar al capdavant. El poble es troba en constant debat sobre allò just 
o injust, de la mateixa manera que la comunitat d’il·lustradors i pensadors ho 
està sobre el que és veritat o fals, produint així, nous paradigmes (Lyotard, 




4. És el tatuatge una expressio de consum?
La fàbrica “fordista”, el model més ambicionat de la 
racionalitat en l’època de la modernitat pesada, era un 
lloc de trobada cara a cara, però també era una espècie de 
matrimoni -del tipus “fins que la mort ens separi” - entre 
el capital i el treball. Era un casament de conveniència o 
per necessitat, però no un matrimoni per amor, tot i que 
s’esperava que durés “per sempre” [...]
 Zygmunt Baumann, Vida líquida. Madrid: Espasa Libros, 
2006.
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4.1. L’ art és tendència
Què és allò que justifica no considerar art a les obres comercials? La falta 
de creativitat o qualitat? En conquerir tots els sectors de consum quotidià, 
l’art ja no és només art, sinó que es ramifica cap al món comercial. De totes 
maneres, crec que moltes coses que ornamenten el món ja no és l’art sinó un 
art sota l’estela del consumisme. 
L’imperi estètic en les societats hipermodernes assenyala, en l’univers dels 
productes i el consum, la victòria del capitalisme artístic (Lipovetsky, Serroy, 
2015). El capitalisme artístic ha contribuït a l’ambició de crear, i els individus 
expressen cada vegada més el desig de fer activitats artístiques. Gràcies a les 
eines informàtiques i a l’Internet, la distància entre el professional i l’aficionat 
no deixa de reduir-se. 
Jean-François Leroy deia que “Twitter et fa pensar que ets savi, Instagram 
que ets fotògraf i Facebook que tens amics”. Un procés que s’ha de vincular 
amb l’augment de la nova cultura individualista que dóna prioritat als desitjos 
d’autonomia, d’autorealització i autoexpressió. L’art, per tant, permet reflectir 
la mateixa singularitat, ja que la religió i la política no ofereix la possibilitat 
d’afirmar la mateixa identitat, com passava abans. Opino que aquest desig 
narcisista de visibilitat, està àmpliament potenciat pels medis i les xarxes 
socials. Aquesta ànsia consumista, i com a conseqüència, la falta de seguretat 
en un futur pròxim, també es veu reflectida en les xarxes socials. 
Byung-Chul Han (2017), explica que l’addicció a les selfies no té res a 
veure amb l’amor a un mateix. No és una altra cosa que la marxa d’un jo 
narcisista que s’ha quedat sol. On un tracta de produir-se a si mateix, però allò 
que es reprodueix és el buit. Es tracta d’una superfície llisa i enlluernadora 
d’un jo que es troba insegur. Tot i això, es mostra una idealització de la realitat 
que no existeix, com també passa amb els productes de consum. Penso que 
ens autoproduïm i ens recreem un jo que no existeix, perfecte i ideal per ser 
consumit, en aquest cas, en forma de fotografia. 
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L’artista ja no és l’altre, el profeta, el bohemi, ara se’ls considera membres 
de la “classe creativa”. Un lloc on també jo, que sóc qualsevol, puc ser també 
artista. Ara, el capitalisme artístic diu que “tots som artistes”. Compte! però 
amb noms i cognoms, reafirmant aquesta individualitat. El concepte d’autoria 
queda perfecte en el món capitalista. Abans, al Renaixement no estava tan 
esculpit aquest concepte. 
Ja no es veu en els artistes a gegants que expressen les grans veritats o 
les inaccessibles raons filosòfiques, sinó que s’han convertit en estrelles 
mediàtiques, en una espècie de comunicadors de la vida cultural on la seva 
funció és crear novetats, fer sentir emocions en particular. Ja no hi ha grans 
discursos, sinó que triomfa la novetat per la novetat. Opino, per tant, que l’art 
s’ha convertit en tendència. 
Segons Gilles Lipovetsky i Jean Serroy (2015), el capitalisme apareix com 
una màquina monumental on l’ànim de lucre és l’única finalitat, que no respecta 
cap tradició i que no té en compte cap principi superior, ni ètic, ni cultural, 
ni ecològic. L’estil, la bellesa, la mobilitat dels gustos i de les sensibilitats 
s’imposen cada dia més com a estratègies de les marques: allò que defineix el 
capitalisme de l’hiperconsum és un mode de producció estètica. 
Amb l’estetització de l’economia vivim en un món caracteritzat per 
l’abundància d’estils, de roba, de dissenys, d’imatges, d’històries, de 
paisatgisme, d’espectacles, músiques, productes cosmètics, llocs turístics, 
museus i exposicions. El capitalisme artístic com a un sistema que produeix a 
gran escala béns i serveis amb fins comercials, però amb un component estètic-
emocional que utilitza la creativitat artística per estimular el consum comercial 
i entretenir a les masses (Bauman, 2015). 
A partir del Renaixement, l’art, la bellesa i els valors estètics van  adquirir 
un valor, una dignitat, una importància social. Un gust per l’art i una voluntat 
d’estilització del món. Mentre que els artistes s’emancipaven progressivament 
de la tutela de l’església, de l’aristocràcia i després de l’encàrrec burgès, l’art 
s’interposa com un sistema amb un alt nivell d’autonomia (acadèmies, salons, 
teatres, col·leccionistes, revistes...). Aquesta emancipació social dels artistes 
és molt relativa, perquè ve acompanyada d’una nova dependència econòmica. 
Creant així un “art comercial” que està orientat a la recerca de benefici, a l’èxit 
immediat (Bauman, 2015). 
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Podríem dir-li sacralització de l’art i desenvolupament de la institució 
museística. En treure les obres del seu context original, en erradicar-les del seu 
ús tradicional i religiós, el museu posa en escena el seu valor estètic, universal 
i intemporal. Transforma objectes pràctics o culturals en objectes estètics que 
han de ser admirats, contemplats amb una bellesa que està per sobre del temps. 
Lloc de revelació estètica (Lipovetsky, Serroy, 2015). Com ja he explicat 
abans, el museu s’encarrega de tornar les obres immortals. Un espai fetitxe 
orientat a la contemplació i elevació espiritual, com passa amb les esglésies, 
on es recull un clima sacre, on el silenci i la contemplació són els principals 
protagonistes. Igual que Bauman (2015), exposa que els museus són com els 
cementiris, Lipovetsky i Serroy (2015), expliquen que els museus són similars 
a les esglésies i són al cap i a la fi els temples laics de l’art. 
Amb les avantguardes van néixer noves utopies d’art. Després dels 
futuristes Apollinaire i de Marinetti, els surrealistes proclamen que “L’art 
està a tots els llocs”, estetitzant el món per complet. A partir d’aquí, els 
artistes moderns afirmen la seva autonomia com a tal, i es rebel·len contra les 
convencions (Lipovetsky, Serroy, 2015). S’imposa així el dret d’estetitzar-ho 
tot, de transformar-ho tot en obra d’art, i ha fet possible la llibertat sobirana 
dels artistes de definir com art tot allò que creen i exposen (Fig. 2).
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Fig.2
Marcel Duchamp, Fountain, 1917 
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Amb la Fountain, Duchamp va iniciar una autèntica revolució al món de 
l’art en demostrar que qualsevol objecte mundà podia considerar-se una obra 
d’art si l’artista el treia del seu context original i el situava en un nou context 
adequat -una galeria o un museu- i la declarava com a tal. Quan Ducahmp 
exposa un urinari, no el presenta com un objecte estètic sinó com a una obra 
d’art. 
Aquests objectes, que en un principi no eren obres d’art, passen a ser-ho 
perquè Duchamp els selecciona i els exposa. Passen d’objectes estètics a ser 
obres d’art. Només amb el gest d’agafar un objecte i col·locar-lo a una sala 
d’exposicions. En cas de no haver-ho fet un artista i de no haver estat en una 
sala d’art, aquest objecte no hauria sigut una obra d’art. L’artista per tant passa 
a designar un objecte no-artístic a artístic. 
Piero Manzoni també va mostrar-se diferent front l’art, i amb les llaunes de 
Merda d’artista (1961) va mostrar el grau de degradació en el que el sistema 
econòmic havia portat a l’art (Argan, 2012). Aquelles llaunes eren una alegoria 
de la civilització del consum i només Manzioni va pensar que aquelles llaunes 
podien o pretenien tenir un valor estètic, i són ara, un fet artístic. 
El nord-americà Arthur Danto a Después del final del arte. El arte 
contemporáneo y el linde de la historia (1999) ho va dir clar: “L’art ha mort”.
Aquesta va ser una de les obres més polèmiques de la segona meitat del segle 
XX. Un cop finalitzada la història de l’art modern, l’artista viu un autèntic 
alliberament, ja que no està obligat a produir els seus objectes obeint a teories 
filosòfiques. L’art pot adoptar el medi o l’estil sense necessitat de diferenciar-
se a través d’ells de la resta dels objectes no artístics. Així doncs, l’art pot 
assemblar-se a objectes normals i corrents de la publicitat, de l’art de masses, 
de la lletjor o de l’obscè i ningú ha dit fins ara quin aspecte ha de tenir. 
Per Danto l’obra d’Andy Warhol Brillo Box (1964) va ser una mena 
d’epifania, la revelació que l’art havia canviat i que, per tant, també havien 
de canviar les nostres idees sobre ell. En lloc de l’originalitat dels quadres 
expressionistes abstractes i de la seva profunditat existencial i metafísica, 
aquelles caixes eren sorprenentment semblants a certs paquets de fregalls 
sabonosos que es venien en els supermercats. I, per descomptat, no es referien a 
res artístic: ni eren clarament escultures o pintures i ni tan sols tenien l’aspecte 
de les obres d’art (Fig. 3).
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Fig. 3
Bob Aldelman, Andy Warhol, 1966.
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4.2 Inmediatesa 
És interessant analitzar aquest espai actual de l’art, on les instal·lacions 
estan muntades mentre estigui l’exposició i són desmuntades el dia que 
acaben, happenings que duren el que duri l’atenció dels vianants o embolicar 
amb plàstics el pont de Brooklyn només per unes hores. 
Aquest tipus d’obra d’art neix, com allò que neix en un món postmodern, 
i que està fet per morir immediatament (Fig. 4). És l’expressió artística d’un 
món líquid. Un art que es filtra a les indústries i en la vida quotidiana. Després 
de l’art pels déus, l’art pels prínceps i l’art per l’art, ara triomfa l’art pel mercat.
Bauman (2000) utilitza el terme de fluïdesa com a metàfora amb la qual 
comprendre el canvi que està experimentant la societat postmoderna. La frase 
“tot allò sòlid s’esvaeix en l’aire” del Manifest Comunista (1847) es pot entendre 
com l’impuls revolucionari que aviva el capitalisme industrial. Però aquesta 
solidesa s’esvaeix per consolidar-se de nou, i en canvi, la fluïdesa actual, es 
caracteritza per ser una fluïdesa que no es consolida per falta de solidesa. Per 
tant, el canvi ja no seria un trànsit cap a un nou ordre, com explicava Karl 
Marx, sinó una condició permanent d’allò que té una manca d’ordre. 
Trobem una inflació de novetats, escurçament de la duració de l’explotació, 
i una retirada extremadament ràpida del mercat si té poc públic. Tan efímera 
que segons els professionals del sector, cada vegada és més difícil imaginar 
carreres artístiques de trenta o quaranta anys (Lipovetsky, Serroy, 2015).
Es tracta d’un procès d’acceleració dels canvis d’estil que s’expressen a 
la moda, en els productes culturals, la publicitat, els objectes o la decoració. 
Un món que es troba en acceleració constant i creixent, on la producció de 




122 rue du temple, Jacques Villeglé (1968)
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Un dels artistes que ha basat les seves obres en aquesta liquidesa és Jacques 
Villeglé. Membre fundador en 1960 dels Nouveaux realistes, i l’únic artista 
francès viu amb obra al Museum of Modern Art (MoMA) de Nova York. 
Proposa una poètica del paisatge urbà relacionada estretament amb l’estructura 
socioeconòmica europea de la segona meitat del segle XX. Aquest moviment 
decreta nous apropaments perceptius de la realitat i s’estableix, pel que fa a 
Villeglé, en un art que vol ser desproveït de tècnica i proper al que es pot trobar 
al carrer (Bauman, 2015). 
Villeglé arrenca els cartells estripats pel temps i per mans anònimes i deixa 
aparèixer la part que constitueix en elles una obra d’art “natural”. Els seus 
llenços són panells sobre els quals s’enganxen, un rere l’altre, avisos, anuncis, 
cartells i publicitat. Aquestes representacions són les llavors que utilitza la 
societat de la informació per envair qualsevol espai. En definitiva, veiem uns 
cartells que lluiten per fer-se un forat i que aconsegueixen deixar-se veure 
destruint el lloc dels altres cartells. Veiem i reconeixem tires de paper, frases 
inacabades o sense inici, cares sense boca o amb un sol ull. 
Creació i destrucció tornen a estar mà a mà. Aquestes natures mortes estan 
plenes de vida; reflecteixen la lluita per cridar una atenció que s’aconsegueix 
gràcies a la destrucció. Aquest artista i d’altres fan l’art de la modernitat líquida: 
quan el temps flueix però ja no discorre, no s’encamina (Bauman, 2015). 
El canvi és constant i ja no hi ha conclusió, on es forma una seqüència 
de nous inicis i la destrucció final de l’objecte està pensada des de la seva 
concepció. Els artistes de l’època líquida-moderna es fixen en els esdeveniments 
passatgers, esdeveniments que ja saben que són efímers. Pensen en l’art com a 
esdeveniment, i no com a obra. 
30
“El terme aquí i ara de l’original constitueix allò que denominem 
autenticitat” (Benjamin, 2017). Sembla ser doncs, que la modernitat líquida 
és una situació social on la distància, el lapse de temps entre la creació i la 
destrucció, queda molt reduïda. Utilitzem, comprem, desitgem coses de les 
que a la vegada ens en desfem sense escrúpols en el moment en què apareixen 
coses més cridaneres. 
Hi haurà un moment on el tatuatge es compri? Direm que ens hem comprat 
un tatuatge en comptes que ens hem fet un tatuatge? Espero que no. Però tot 
i això, ja existeixen alguns estudis de tatuatge que ofereixen targetes de regal 
d’un valor determinat (50 €, 60 €, 100 €), a l’igual que passa amb marques 
multinacionals com Zara, que també en tenen. Sembla ser que el valor d’un 
tatuatge passa a ser econòmic, com si fos un pantaló.
4.3 Consum
Tendim a dir que la nostra societat és una societat de consum. Però pensem 
que el consumisme és l’ànsia per adquirir, un desig per acumular, de tenir 
sempre més. Ara bé, el secret de l’actual consumisme està en la rapidesa, en la 
disponibilitat a prescindir de les coses i no en l’acumulació: no en l’adquisició 
sinó en el canvi. Desfer-se del que hi havia per substituir-ho per una altra cosa, 
una cosa nova (Bauman, 2006). 
Opino que a la publicitat és on més es mostra aquest consum que està 
permanentment en moviment. Ja no hi ha cap producte que es presenti pel 
fet que duri. Tal de que aquesta realització personal de consumir novetats no 
s’aturi, i els nous productes segueixen produint desig, s’han de frustrar les 
esperances de realització. És a dir, que aquests productes no siguin 100% fidel 
amb allò que et prometen. Tota promesa ha de ser enganyosa o exagerada, 
per així continuar amb la cerca (Bauman, 2006). Gràcies a aquesta realització 
fallida del producte, el consumidor pot seguir en recerca i captura del seu 
producte perfecte. Es tracta d’una economia de l’engany i del residu, on tot i 
això, no significa que sigui símptoma de mal funcionament, sinó tot al contrari, 
és un símptoma d’una societat consumista. 
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La vida de la modernitat líquida és un exercici quotidià de fugacitat 
universal (Bauman, 2015). Els objectes útils i indispensables d’avui són, els 
desfets de demà. Tot neix amb la marca de la mort (de la mateixa manera que 
ho fa l’art). Per dir-ho d’alguna manera l’espectre que engloba el món és un 
espectre superflu i fugaç. Bauman (2006), assenyala que l’actual fase de la 
modernitat es caracteritza ja no per eliminar coses, sinó per fer-ho continua 
i obsessivament, un canvi constant i reiteratiu. Per això utilitza la paraula 
“liquidesa”, per la idea de fluïdesa, de moviment constant, de canvi, on l’única 
cosa que és constant és el canvi. 
Tot i això, penso que una de les coses que no tendim a prescindir si no a 
acumular són les dades al núvol, tot i que en forma d’1 i 0. Són experiències 
que anem acumulant d’una manera líquida. Lyotard (1984), ho confirma, 
explica que amb la postmodernitat no s’anuncia la fi del saber, al contrari. “La 
Enciclopedia de demà seràn els bancs de dades. Constitueixen la “naturalesa” 
per l’home postmodern”.
Passa el mateix amb els tatuatges, tot i tenir un llenç limitat, han aparegut 
noves cliniques estètiques on t’esborren les marques del passat, trecant 
literalment amb el passat, per continuar en un present continu. Passem de la 
por a decidir un tatuatge perqué suposadament és per tota la vida i et marcará 
la pell per sempre, a poder esborrar tots aquests records, la seva potència i raó 
de ser amb màquines làser. És la repercussió al món consumista que han tingut 
els tatuatges. Per tant el tatuatge apareix com una força arreladora, que fixa el 
devenir postmodern. 
Fins i tot fa trenta o quaranta anys les conseqüències directes d’aquest 
consumisme massiu s’han vist reflectides en cançons d’artistes com Cindy 
Lauper o  Madonna. Amb aquests exemples dels vuitanta vull demostrar que 
aquests artistes reflectien aquesta societat postmoderna que vivien i que seguim 
vivint. Aquest consumisme ha arribat fins als nostres dies de forma massiva i 
efímera i el factor econòmic és el factor vital per poder alimentar-se d’aquest 
sistema que no fa més que augmentar.
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“Treballo tota la nit, treballo tot el dia, per pagar les 
factures que he de pagar
“Ella va dir que em sap greu que et deixi aquesta nit
Vaig trobar a algú nou que m’esperava al cotxe a fora
Carinyo, com ho podries fer
Ens juràrem l’amor etern
Va dir sí, ho sé, però quan
Ho vam fer; hi havia una cosa que no 
Realment pensant pensant sobre aixo i són diners “[...]
Money Changes Everything, de Cindy Lauper, de l’àlbum 
She’s So Unusual (1984)
“Alguns nois em besen
Alguns nois em abracen
Crec que estan bé.




Poden manifestar-se, però no poden veure la llum,
Això està bé
Perqué el noi amb el (fred i dur) efectiu
Sempre és el senyor correcte. “[...]
Material Girl, de Madonna, de l’àlbum Like A Virgin (1984)
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Els objectes s’impregnen d’estil i de look i molts passen a ser accessoris de 
moda, Els bars i els restaurants inverteixen en un treball d’imatge, de decoració, 
de personalització del seu espai. La publicitat pretén demostrar que és creativa; 
els jardiners es converteixen en paisatgistes, els perruquers en estilistes, els 
cuiners en creadors culinaris, els tatuadors en artistes del tatuatge. 
Però, aquest procés d’estetització hipermoderna, desborda les esferes de la 
producció, ha conquerit el consum, els modus vivendi, les relacions amb el cos, 
el gust per la moda, la música, el turisme o la decoració de la casa. S’ha estès 
cap a totes les capes de la societat. Vivim en un univers quotidià desbordat 
d’imatges, música, concerts, pel·lícules, revistes, museus, o restaurants que 
ens ofereixen totes les cuines del món. Consumim cada vegada més bellesa, 
està plena de coses, però la nostra vida no és més bella. L’individu es torna 
reflexiu i menys conformista que abans, es converteix en un “drogoaddicte” 
del consum, obsessionat per la rapidesa i les diversions fàcils. 
Aquest ideal estètic de la vida centrat en la recerca de sensacions 
immediates, de plaers dels sentits i de novetats va ser un model estètic de vida 
propi dels artistes bohemis del segle XIX. Hedonisme, creació, autorealització, 
expressivitat, autenticitat i recerca d’experiències noves (Lipovetsky, Serroy, 
2015). Sembla mentida que aquests siguin els mateixos valors que han acabat 
formant els valors dominants del capitalisme de consum. 
Un producte industrial que es pot arribar a considerar art popular. Objectes 
de baix cost, d’un ús limitat, intercanviables i insignificants per tots nosaltres. 
Penso que aquests objectes i tendències, han obtingut una àmplia revalorització 
per la simple raó que en les societats hiperconsumistes dominen els valors 
hedonistes i individualistes, i per tant, l’estètica kitsch és la seva expressió 
directa. 
“ Kitsch és allò que ens sembla com una cosa consumida; 
que arriba a les masses o al públic mitjà perquè ha estat 
consumit; i que es consumeix precisament perquè l’ús al 
qual ha estat sotmès per un gran nombre de consumidors 
ha accelerat i intensificat el seu desgast.” 
Apocalípticos e Integrados, Umberto Eco, 1964.
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El Kitsch és, llavors, un primer exemple de dissociació entre l’art i l’estètica: 
un art sense estètica, destinat a un consum ‘gastronomic’ (Argan, 2012). Amb 
l’expansió del tatuatge es veu clarament aquesta dissociació, doncs la tinta sota 
la pell s’ha convertit en un fenomen de moda. Es tracta d’una forma de jugar 
amb el mateix cos, de diferenciar-lo dels altres, de posar-lo en escena, de no 
tenir por d’exhibir-lo sobrecarregat de motius, colors i figures, com si fos un 
catàleg. Un catàleg permanent, que no s’escapa, que resisteix.
Contra més teatral, exagerat i més mal fet, més kitsch es torna (com 
l’expressió “tan dolent que és bo”). Un exemple cinematogràfic és The room 
(2003), fet i representat per Tommi Wiseau i assenyalada com la pel·lícula 
més dolenta de tots els temps. Ha acabat sent homenatjada per la indústria 
multimilionària de Hollywood per James Franco, a The Disaster artist (2017). 
El tatuatge fixa allò postmodern. Genera una identitat molt marcada i 
definida. I acava amb el kitsch; mostra els valors postmoderns però solidifica 
aquesta liquidesa. Sigui com sigui, el tatuatge està present a les nostres vides i 
és l’únic bastó on ens podem aferrar en aquest riu constant i fluid de productes 




Aquest treball d’investigació m’ha ajudat a contextualitzar i valorar el 
moment actual que estem vivint. A saber principalment quines són les raons 
actuals per les quals ens tatuem. 
L’obra d’art en l’època postmoderna s’oposa completament a l’eternitat, 
mentre que l’art del tatuatge no. Ens tatuem per solidificar un món postmodern. 
Per aquesta raó faig tatuatges, perquè tatuar és una manera de perpetuar alguna 
cosa, i que prevalgui en contraposició a la vida salvatgement ràpida i fugaç 
que vivim tots avui en dia. Vivim en un món líquid i una societat on l’única 
constància és el canvi. 
Aquest canvi també es troba a l’estil. Suposo que com a individu en l’època 
postmoderna, tinc la necessitat d’evolucionar, crec que és clau, i que igual que 
una casa no està mai acabada, un artista mai troba el seu estil definitiu, sempre 
vol provar, explorar, descobrir tècniques i noves experiències que ajudin al seu 
desenvolupament creatiu. Penso que aquesta mutació constant en l’estil està 
vinculada amb el present continu que vivim.
El tatuatge és una expressió oposada al canvi continuu. Immortalitzem 
aquesta individualitat amb els tatuatges, en un món consumista que s’oposa a la 
fixació. Podem obtenir molts objectes, però el nostre cos és limitat i no podem 
adquirir un altre. Llavors aquesta presència que deixem palesa a la nostra pell 
no és temporal, ni efímera ni mutable. En aquest cas, és una resistència davant 
l’efimeritat de les coses que ens envolten. 
El tatuatge també és un acte de perversió enfront del capitalisme, és a dir, 
també pot ser el resultat fruit de l’exaltació de l’individualisme que impera 
en la nostra societat. Penso que tot allò que ens desmarca i ens fa diferents 
té a veure amb allò performatiu. Igual de performatiu és un individu que no 
va tatuat, que el que va tot ple de tatuatges. Simplement, creem identitat, un 
discurs sobre nosaltres mateixos a partir de “gadgets” identitaris. 
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Aquest treball expressa les contradiccions que presenta el tatuatge en el segle 
XXI. Conclueixo amb la idea que el tatuatge contemporani és la solidificació 
d’idees líquides pròpies d’una societat consumista, on tot s’esvaeix i canvia 
constantment. És el bastó de resistència que utilitzem per poder aferrar-nos a 
alguna idea i que no s’esvaeixi. És l’acció de perpetuar a la pell, a la nostra 
identitat, uns valors i unes idees que ens angoixa que s’esfumin com totes 
les altres coses que ens envolten. Per tant, el tatuatge va a contracorrent. És 
la resistència al canvi. I si va a contracorrent en aquesta societat consumista, 
podem arribar a pensar que el tatuatge és, fins i tot, anticapitalista. 
Tot i així, la postmodernitat i la societat de consum ja hi han ficat un 
peu dins del territori de la tinta i ja no val la pregunta “Segur? És per tota 
la vida!”, ara preval la idea de “treca amb el passat”. Tot allò que formava 
part del tatuatge, com és el dolor o la permanència s’ha  el·liminat. Existeixen 
tatuatges temporals, molt semblant als originals, que no produeixen dolor. 
Ara, els tatuatges poden no ser per tota la vida. Aquesta eliminació, per tant, 
és la representació de la repercussió consumista en el món de la tinta. Fan 
que trenquis amb el passat i t’omplis d’imatges noves, i generis de nou una 
identitat. Deixant de costat la limitació d’espai que té un cos com a llenç. 
Pel que fa a la part pràctica, ha sigut el procés que he anat generant durant 
aquest any i mig que porto tatuant. He fet un fanzine, un producte fàcil, i 
efímer. He produït un fanzine perquè és un format visual i ràpid, i mostra el 
conjunt dels tatuatges i il·lustracions que he anat fent des del principi d’aquest 
projecte. Un objecte de consum que una vegada ja te l’has mirat, difícilment 
el tornes a obrir. Una vegada consumeixis aquest producte, aniràs a buscar un 
altre. Per tant, finalitzo amb la cita del principi:
Que emprenyador és això! Sempre la mateixa història! 
Una vegada hem acabat de construir la nostra casa, ens 
adonem que en construir-la hem après, sense sospitar-
ho, alguna cosa que hauríem degut saber abans de 
començar. Etern i odiós “Massa tard!” 
Melancolia de les coses acabades!
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